






Filosofie raakt steeds meer ingeburgerd in het reguliere schoolprogramma. Denken over denken, over ethiek of over de mens lijkt niet alleen te zijn voorbehouden aan vakfilosofen maar kan op elementaire wijze worden onderricht aan kinderen. Jonge kinderen leren over ‘de wereld van Sofie’. Oudere leerlingen discussiëren – net als volwassenen – graag over de betekenis van normen en waarden of over politieke vraagstukken.




		Eén van de gebieden waarop veel en zelfs hoger opgeleide volwassenen zich vaak als leek gedragen, is het terrein van de kunstbeschouwing. In weerwil van het toegenomen museumbezoek beperkt de waardering voor kunst zich bij menigeen nog steeds tot vragen als ‘Wat stelt het voor?’ en ‘Is abstracte kunst wel een serieus alternatief voor figuratieve kunst?’ Of er is slechts sprake van een oppervlakkige bewondering voor de grote meesters in de schilderkunst. Te vaak wordt kunst nog beschouwd als iets waarover je alleen in subjectieve termen kunt spreken. In het traditionele onderwijs bestond over het algemeen weinig aandacht voor kunst en aan het bespreken van visies op het interpreteren van kunstuitingen kwam men al helemaal niet toe. Trouwens wie had dat ook moeten doen? De meeste onderwijsgevenden waren op dit gebied niet opgeleid of toonden hiervoor geen interesse. Harry Mulisch liet zich in dit verband ooit ontvallen dat de meeste leraren beschouwd konden worden als ‘culturele ignoranten’! Dat was natuurlijk ongenuanceerd uitgedrukt maar hij legde daarmee wel de vinger op de zere plek.

Met de toegenomen aandacht in de afgelopen jaren voor kunst en cultuur op school doet zich nu de gelegenheid voor om leerlingen eveneens in aanraking te brengen met kunstfilosofische opvattingen. Niet om daarmee te vertellen wat kunstuitingen nu ‘eigenlijk’ betekenen, maar om een gerijpt oordeel in kunstzinnig opzicht te bevorderen.
Voor een inleiding in de kunstfilosofie kunnen talloze benaderingen worden gekozen. In het navolgende worden alvast enige suggesties gedaan waaraan bijvoorbeeld gedacht kan worden.


De verwondering als startpunt
		Grote onderwijsvernieuwers hebben vaak gewezen op het belang van het wekken van de verwondering tijdens het onderwijs. Zo is bekend, dat Pestalozzi daar speciaal aandacht voor had in zijn vernieuwingsscholen. Zo’n tweehonderd jaar geleden fulmineerde hij tegen het eenzijdig intellectuele onderricht van zijn tijd. Scholen waren, volgens hem, onmenselijke en kindonvriendelijke instellingen.




		Maar wat is ‘verwondering’ nu precies en waaruit kan de samenhang bestaan met de kunstbeschouwing? Volgens de filosoof Cornelis Verhoeven ontstaat de verwondering uit de tegenstelling tussen het gewone en het ongewone. “Zij kan ons overkomen wanneer het ongewone gewoon blijkt te zijn, verklaarbaar en begrijpelijk, maar evenzeer wanneer het gewone zich als iets ongewoons openbaart of zich van een ongewone kant laat zien.” (Verhoeven, 1999, p. 24).







De relatie tussen kunst en het werkelijke leven
		Is er in een bepaald kunstwerk sprake van een correcte afbeelding van de werkelijkheid? Is het trouwens wel mogelijk om de werkelijkheid af te beelden in een 1:1 correspondentierelatie? Of gaat er in een kunstwerk nu juist om datgene wat de kunstenaar eraan heeft toegevoegd? Het is toch juist de creatieve verbeelding die het tot kunstwerk maakt? Of verwijst het kunstwerk naar een ‘andere wereld’ of misschien wel een ‘ideale wereld’? In de Griekse filosofie gaat het bij Plato zowel om de verwondering in ons dagelijks bestaan als om de ideale wereld ‘achter’ onze werkelijkheid. De verwondering staat aan het begin van zijn denken. “Verwondering over de veranderlijkheid van de dingen bracht hem ertoe het bestaan aan te nemen van eeuwige, onvergankelijke en transcendente ideeën. Deze ideeën begronden het zijn en het kennen van de dingen op aarde. Als de mens naar de dingen kijkt wordt in hem de herinnering wakker aan de ideeën die de ziel voor haar vereniging met het lichaam heeft aanschouwd.” (Verhoeven, 1999, p. 9). 

Plato zelf verafschuwde kunst omdat het enkel een kopie van de wereld om ons heen (het onbelangrijke, veranderlijke) maakt. Volgens hem brengt het ons juist verder weg van de ideeënwereld. Desondanks kan het zien van een kunstwerk eveneens een herinnering wakker roepen aan zo’n voorafgaand idee. Zo dicht Rutger Kopland over Michelangelo’s  David: “Beelden werden niet gemaakt, ze moesten worden bevrijd uit het marmer, alsof ze er al waren, altijd al …”  Volgens deze interpretatie hebben de pianosonates van Mozart misschien wel zo’n overtuigend karakter omdat het niet alleen zijn scheppingswerk geweest kan zijn. Er moet wel een achterliggend idee aan ten grondslag hebben gelegen.

Via de kunst is het misschien wel mogelijk om oerbeelden op het spoor te komen van de gehéle schepping. In de Romantiek was het niet ongebruikelijk om kunst op te vatten als de hoogste uiting van de menselijke geest. Die geest stond dan in relatie met de natuur die in zichzelf eveneens werd opgevat als iets geestelijks. “De natuur is de zichtbare geest, en de geest is de onzichtbare natuur” volgens Schelling. In het eigen ik zou iets ervaarbaar kunnen zijn van de oerprocessen in de geschiedenis van de mensheid.  Vooral in de dichtkunst kan de ongedeelde, pure ervaring tot uitdrukking komen. Daarvoor is nodig dat gevoel en aanschouwing samengaan. Het is duidelijk dat de afstand tot de concrete, omringende werkelijkheid op deze wijze in de kunst steeds groter wordt. Die afstand wordt hooguit overbrugd door de verwerking van een symbool. Op deze wijze dicht Novalis over de symboliek van de nacht. De nacht wordt gebruikt als beeld voor de diepte en als oergrond waaruit alle leven voortkomt. De wereld van de dag rijst op uit de nacht maar blijft verbonden met de nacht en keert daarheen weer terug. De nacht wordt zelfs symbool van het grote moederlijke principe (Bollnow, 1953, p. 20).

			
En wat is de betekenis van een idyllische voorstelling? Waarom zijn de geschilderde idylles van het kinderleven – vaak in een vredige, landelijke omgeving – van Albert Anker bij het publiek zo populair? Zijn ze niet gewoon ‘onecht’ of sentimenteel of in ieder geval een vertekening van de werkelijkheid? Of schuilt het aantrekkelijke van de idylle in iets algemeen-menselijks: het zien van zo’n tafereeltje herinnert aan de oorspronkelijke goede verhoudingen en vormt tegelijkertijd een contrast met de onvolkomen realiteit. De idylle is dan niet alleen maar een vredig plaatje maar een afbeelding van een gespannen harmonie (Böschenstein, 1999). De plaats van handeling is meestal een omgrensd gebied dat tegen agressie van buitenaf zo veel mogelijk is beschermd. Het gebied wordt slechts door enkele mensen bewoond. Agressie is niet geheel uitgesloten, maar wordt slechts aangewend ten bate van vriendschap en solidariteit. Er treedt een spanning op tussen de tendens tot idealisering van de afgebeelde ruimte die in een droomwereld het paradijs of de volkomen samenleving dichterbij brengt en een tendens tot integratie met elementen uit de uitwendige realiteit die het bewustzijn wakker houdt dat deze afbeelding niet de gehele wereld representeert. Deze spanning kruist met twee verschillende inspiratiebronnen die leiden tot het afbeelden van het idyllische: het verlangen tot ontvluchting uit de onvolkomen tegenwoordige wereld en de bedoeling deze door een ontwerp van een kritische tegenhanger te verbeteren. (Böschenstein, 1999, p. 59). 


Over de oorsprong van het kunstwerk bij Heidegger en Gadamer
		Uit het Stilleven met schoenen van Van Gogh spreekt misschien wel het wezen van die schoenen. De hele wereld van het boerenbestaan komt als het ware tot uitdrukking in de afbeelding van déze oude schoenen. Om het ‘raadsel van de kunst’ te begrijpen is het volgens Heidegger nodig om af te gaan op de wijze waarop de mens de kunst ervaart (Heidegger, 2001, p. 83). Want net als in de gehele filosofie is volgens hem in de kunstfilosofie sprake van ‘Seinsvergessenheit’. Door de eenzijdige aandacht voor zaken als de natuur, de geest en de geschiedenis heeft de filosofie de blik op het zijn zelf versperd. In de traditie van het Griekse denken is altijd vooral aandacht besteed aan het zijnde, zoals de ideeën en aan God als hoogste idee. Nagedacht is over alle mogelijke zijnden in de wereld. Het zijnde is alles wat in de wereld voorkomt: de zon, de maan, de sterren, de tafel en het boek, de zeester en de vlinder, het schilderij en het beeldhouwwerk, de mens en ook God. Door die concentratie op het zijnde is het zijn – als werkwoord – in vergetelheid geraakt (Sperna Weiland, 1999, p. 71 ev). Wanneer het zijn echter tot uitdrukking wordt gebracht kan dat alleen maar op een wijze van denken en taal die fundamenteel verschillend is van het discursieve denken van de wetenschap. Er is eerder verwantschap met de taal van de dichters. Daarom houdt Heidegger zich bezig met het filosofische verstaan van dichters als Hölderlin en Rilke, en is hij geïnteresseerd in het denken van de vóórsocratici. Het zijn toont zich op verschillende manieren in alles wat er is, onder andere in de kunst.

Heidegger ziet in een kunstwerk steeds twee aspecten: een opengaan naar de wereld en een in zichzelf gekeerd zijn met een zin in zichzelf. Het traditionele vorm-stof-schema is ontoereikend om kunst te verklaren. Bepalend is de spanning openbaren en verbergen. In het kunstwerk voltrekt zich een eigen waarheid (Gadamer/Heidegger, 2001, pp. 110-111). Verhullen en onthullen zijn elementen in het gebeuren (Geschehen) van het zijn zelf. Op dezelfde wijze als ook het hermeneutisch verstaan zelf deel uitmaakt van een gebeuren (“das Verstehen ist selber ein Geschehen”). De waarheid van een kunstwerk is steeds tegenover-elkaar-staan van onthullen en verhullen (“Entbergung und Verbergung”). Kunst maakt zodoende deel uit van de werkelijkheid, maar heeft ook een eigen werkelijkheid.

Allerlei zaken worden aanschouwelijk door de taal. Het is daarom belangrijk dat de taal haar oorspronkelijke aanschouwingskracht behoudt. Gadamer legt de nadruk op literatuur, in het bijzonder de lyriek, omdat daar de aanschouwing het sterkst is. Het is ook volgens hem niet waar dat we aan kunst slechts een esthetisch genoegen beleven. We leren door de taal en met name door de kunst het leven begrijpen. (Gadamer, 1996, p.37). Kunst is zo uiteindelijk een middel om het menselijk bestaan hermeneutisch te begrijpen.


De visie van Hammacher
		Wordt door de kunst het leven enigszins begrijpelijker, omgekeerd wordt het kunstwerk enigszins begrijpelijker door te refereren naar de wijze van in-de-wereld-staan van de (individuele) kunstenaar. In de kunstgeschiedenis wordt de relatie van de kunstenaar met de wereld wel gebruikt als verklaringsgrond voor het ontstane kunstwerk. Zo spreekt de kunsthistoricus Hammacher over “de vaak gespannen verhouding tussen kunstenaar en wereld en over de kwetsbare plek, de wonde in de kunstenaar (…), waar blijkbaar het dichtende beeld begint te ontstaan, dat wij later, veranderd in het kunstwerk leren kennen”. (Hammacher, 1952, p. 3).
In de spanningen tussen kunstenaar en samenleving zag hij een van de inspiratiebronnen waaruit het kunstwerk kan ontstaan. “Bijna per definitie nam hij het op voor de kunstenaar en diens werk die zo kwetsbaar waren in een samenleving waaraan de mentaliteit van de kunstenaar over het algemeen vreemd was”. (De Ruiter, 2000, p. 367).


Kunst is een omzetting van wat in de tijd leeft
		In de inleiding op zijn Rechtsphilosophie schrijft Hegel: “De filosofie is haar tijd in gedachten gevat.” Deze omzetting van wat in de tijd leeft noemt hij “auf den Begriff bringen”. Het is een proces van verdichting in taal. Volgens Kimmerle gebeurt dit proces van omzetting en verdichting óók in de kunst. “Alleen is het hier niet een proces dat tot begrippen leidt, maar tot andere kernachtige uitdrukkingswijzen, zowel in het medium taal als in andere media die uit visuele of akoestische elementen bestaan: poëzie, architectuur, sculptuur, schilderkunst en muziek.” (Kimmerle, 1992). Het loont de moeite om in dit verband met leerlingen na te gaan welke elementen van tijd en cultuur in bepaalde kunstwerken worden uitgedrukt.


Kunst als poging tot maatschappijverbetering










Dichters hebben het laatste woord
		In de kunstbeschouwing moeten we beseffen dat er geen definitieve duidingen bestaan. Daarom is het misschien wel het beste om deze opsomming van kunstfilosofische opvattingen te besluiten met een gedicht van Rutger Kopland:

I cavalli di Leonardo

Al die schetsen die hij naliet –
eindeloze reeksen herhalingen: spierbundels, pezen
knoken, gewrichten, die hele machinerie
van drijfriemen en hefbomen waarmee
een paard beweegt,

en uit duizenden haarfijne lijntjes haast onzichtbaar	
zacht in het papier verdwijnende huid
van oorschelpen, oogleden, neusvleugels,
huid van de ziel –

hij moet hebben willen weten hoe een paard
wordt gemaakt, en hebben gezien
dat dat niet kon,

hoe het geheim van een paard zich uitbreidde
onder zijn potlood.
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• Een verdorde iep met een gezicht op Egmond aan Zee van Jacob van Ruisdael, 1648.
• Die Hühner van Albert Anker, 1868.
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